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Del este al oeste de 
Europa: multiplicidad de 
propuestas escénicas
José Gabriel López Antuñano
El Festival Kontakt que anualmente 
se celebra en Torun (Polonia), una ciu-
dad eminentemente universitaria que se 
levanta a las orillas del río Vístula, hacia 
el noroeste de Varsovia, ofrece la posibi-
lidad de confrontar los principales estilos 
interpretativos arraigados en Europa, y 
de analizar el momento que atraviesan 
las producciones de diferentes países. 
En la edición de 2008 se han programa-
do compañías muy representativas de 
sus respectivos países, como la del Royal 
Court (Londres), Victoria (Flandes), la 
Schaubühne am Lehniner Platz (Berlín), 
junto a otras del centro y del este de Euro-
pa: Polonia, Hungría o países bálticos, de 
Rusia o Bielorrusia. Más allá de títulos de 
autores, contemporáneos y reconocidos, 
de directores con personalidad y presti-
gio, o de producciones estelares, sobresale 
en la edición del presente año, la calidad 
y diversidad de propuestas, creadas desde 
diferentes conceptos de la puesta en esce-
na y sistemas interpretativos. 
Ramin Gray, uno de los directores del 
Royal Court, presentó un inquietante 
texto del autor alemán Marius von Ma-
yenburg, Der Häbliche («El feo»), estre-
nado hace unos meses en la Schaubühne, 
teatro en el que desempeña el oficio de 
dramaturgo. En poco más de una hora, 
Mayenburg plantea el problema de la 
identidad del ser humano ante los posibles 
cambios genéticos que el cuerpo soporta 
y la ciencia impulsa. La historia arranca 
con un invento cuya patente puede hacer 
de oro a una empresa, realizado por un 
hombre tremendamente feo. Como todo 
producto —y aquí el dramaturgo alemán 
prosigue en su crítica a los usos y costum-
bres de la sociedad occidental—, necesi-
ta de promoción, concretada más en la 
necesidad de vender imagen tras un ros-
tro amable que en las bondades del pro-
ducto. El inventor, ávido de notoriedad, 
desea llevar a cabo esta misión imposi-
ble y se dispone a dejar que intervengan 
quirúrgicamente su cara, para presentar 
su ingenio en sociedad. De esta anécdo-
ta arranca toda la peripecia dramática: 
mutada la faz, los sentimientos de y hacia 
este personaje ¿cambian o permanecen? 
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De este modo, plantea al espectador la di-
cotomía entre el ser, unión de cualidades 
no perceptibles en la persona y constituti-
vas de la misma, y el cuerpo. Mayenburg 
parece decantarse en esta obra por la im-
portancia del físico sobre la personalidad, 
la inteligencia u otras cualidades de la 
persona; por el aparentar por encima del 
ser; por asociar el triunfo más a la belleza 
o la imagen externa que al ingenio. Inclu-
so, para abundar en esta idea, introduce 
una segunda historia: el cirujano ani-
mado por el éxito decide experimentar 
su práctica en otros pacientes, haciendo 
auténticos clones del inventor, uno de los 
cuales enamora a su esposa, e introduce 
siete personajes interpretados por cuatro 
actores a fin de añadir mayor confusión a 
esta historia e incidir más en la crisis de 
identidad de la sociedad contemporánea. 
Sin embargo hay que matizar: Mayen-
burg, al decantarse por esta opción no 
expresa una visión personal, porque lo 
que pretende es provocar a unos espec-
tadores más proclives a moverse por los 
iconos que por las cualidades de la perso-
na, y colocar sobre la escena el espejo que 
les devuelva la imagen de la sociedad del 
progreso científico para lograr objetivos a 
corto plazo. 
Gray realiza una puesta en escena so-
bria: unas sillas enmarcan una zona de 
actuación rectangular donde los actores, 
que permanecen en escena durante toda 
la representación, con sobriedad gestual 
dan vida a los diferentes personajes. Esta 
disposición semeja más una sala de ensa-
yos que un escenario para la exhibición; 
pero ésta es la pretensión para que el tex-
to llegue claro sin que el público se entre-
tenga con una escenografía que propusie-
ra visualmente los diferentes espacios que 
sugieren los diálogos. Los cuatro actores, 
con naturalidad y verdad, lo fían todo a la 
palabra que sale nítida y matizada, tiran-
do de la acción en cada momento.   
La compañía flamenca Victoria prosi-
gue en Que la noche sigue al día su definida 
trayectoria enfocada hacia los problemas 
contemporáneos, presentados con toda 
su crudeza y en su versión más desagra-
dable, para que impacten en el especta-
dor, a través de textos, propuestas escéni-
cas o formas de actuar de los actores que 
rompen la convención. Esta compañía, 
que ha sido dirigida por Platel o Pauwels 
—ahora de la mano de Tim Etchells—, 
muestra al público la negativa influencia 
de los comportamientos y palabras de 
los mayores sobre los niños. En esta di-
rección, más de una docena de chicos y 
chicas entre 8 y 14 años recitan una serie 
de frases cargadas de ironía, repetición de 
otras escuchadas a sus progenitores o a 
personas mayores, en las que se observa 
el condicionamiento del mundo de los 
adolescentes, modelado por manos adul-
tas. De este modo, se desgranan frases so-
bre la educación, el bienestar, el sistema 
de vida, las relaciones familiares, etc, que 
recuerdan otras parecidas que llegan a los 
oídos de los espectadores y que resultan 
chocantes al ser pronunciadas por estos 
jóvenes. La presencia de estos chicos so-
bre el escenario enunciando estos breves 
parlamentos en proscenio, carga de sen-
tido una propuesta que interesa por la 
fuerza de la denuncia y el reconocimiento 
de esos clichés trasladados desde la calle 
a la escena, aunque este planteamiento 
llega a cansar porque, pese a la brevedad 
del espectáculo, los pequeños actores sólo 
recitan, sin que exista ningún dibujo es-
cénico u otros conflictos más allá de los 
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que impactan en la mente del espectador. 
Una vez más, Victoria acude a intérpretes 
no profesionales, los niños aquí, personas 
con discapacidad o el síndrome de Down 
en convivencia o no con profesionales, 
para romper modos de hacer y llegar con 
más radicalidad a los espectadores.
El expresionismo interpretativo, el ca-
rácter iconoclasta del director Sebastian 
Nübling, la deconstrucción y reescritura 
de Espectros, caracterizan el montaje de 
la Schaubühne. Nübling y el dramatur-
go, Jens Hillje, sobre el hilo argumental 
del drama de Ibsen y un único lugar de 
representación, cuelgan una serie de es-
cenas, seleccionadas y reescritas, a través 
de las que intensifican unos conflictos 
sobre otros; superponen las relaciones 
amorosas al tema de la hipocresía y el 
puritanismo social, o al incendio con sus 
consecuencias y el simbolismo que éste 
encierra, que sobresalen más en una pri-
mera lectura del drama de Ibsen. En las 
escenas escogidas, además de incidir en 
la dirección temática elegida por Nübling 
y Hillje, se agudizan los conflictos entre 
los personajes y se subrayan con mayor 
nitidez las características que la natu-
raleza de los protagonistas, perfilando 
sus aristas —que penetran con mayor 
n  Der Häbliche	(El	lleig),	de	Marius	von	Mayenburg.	Dirección:	Ramin	Gray.
	 (Ramin	Gray.)
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claridad en las relaciones mutuas. Esta 
intencionalidad se traduce en una inter-
pretación expresionista que recarga con 
una buscada expresividad las acciones 
físicas, las intenciones o los parlamentos 
de los personajes. Con esta elección, la 
historia del asilo destruido por la llamas 
cede protagonismo a las relaciones sen-
timentales y eróticas, un tema recurrente 
en  Nübling, entre los cinco personajes. 
Para incidir sobre esta cuestión, conviven 
sobre el escenario fragmentos extraídos 
de Espectros con otras escenas apuntadas 
por Ibsen, pero que se desarrollan fuera 
de escena, como las relaciones que se en-
tablan entre Alving y la criada-hermanas-
tra Regina o bien con aquellas relaciones 
que desean los personajes y permanecen 
en su subconsciente, que los dramaturgos 
suponen escondidas en la cabeza del es-
critor como, por ejemplo, las inclinacio-
nes insatisfechas y recurrentes en la ima-
ginación de la viuda para atraer al pastor. 
Asimismo, sin cambiar el final, director 
y dramaturgo acentúan la contraposi-
ción entre los dos personajes femeninos 
porque una consigue su objetivo, seducir 
a Alving, mientras que la madre de éste 
ha fracasado en sus intentos y muestra la 
cara de la frustración. Materializa sobre el 
escenario la destrucción de Alving en una 
larga escena en la que se ve la progresiva 
degradación de este personaje. 
Otra característica de esta revisión de 
Espectros se concreta en la presentación de 
los personajes que no se someten al desa-
rrollo continuo de una obra realista, sino 
que se muestran con toda su definición 
desde el primer momento. El director se 
apoya en efectos visuales de fuerte impac-
to y en una interpretación que conduce 
hacia un hiper expresionismo en algunas 
escenas, al tiempo que subraya cierto ca-
rácter instintivo en las provocaciones o 
respuestas de los personajes. Como úni-
ca escenografía, Nübling recurre a una 
gran mesa de reuniones que recuerda 
alusivamente la casa de la señora Alving, 
ocupando una gran parte del escenario y 
simboliza ese poder de la estructura so-
cial sobre las relaciones personales de las 
personas. La progresiva degradación de 
la confortable sala de reuniones, como la 
historia misma que culmina en tragedia, 
marca la destrucción de unos modos de 
vida que se superan con el paso del tiem-
po.
En el extremo opuesto al expresionismo 
alemán, el psicologismo naturalista sigue 
mandando en la escena rusa. El Nebols-
hoy Drama de San Petersburg, dirigido 
por Lev Erenburg ofreció un Ivanov con 
dramaturgia de Antoniego Czechowa. El 
drama de Chéjov se presenta bastante in-
tervenido. Aquí, el argumento que sirve 
de hilo conductor subraya más las tres 
relaciones amorosas que el autor ruso 
plantea, mientras que diluye el hastío vi-
tal que también recoge el texto primitivo; 
asimismo se acentúa el carácter risible de 
algunas situaciones a través de gag y de 
la pantomima clásica y de escuela rusa. 
Erenburg desarrolla estas acciones cómi-
cas visuales partiendo del texto y permi-
tiéndose adentrarse más en el subtexto 
chejoviano. Al principio, entretienen y 
divierten, sin embargo el abuso de ellas y 
su longitud, con las consiguientes ruptu-
ras de ritmo, las hacen más pesadas con-
forme la obra dramática progresa. 
En el haber de esta propuesta se cuenta 
el desarrollo psicológico de algunas esce-
nas en las que se aprecia el buen hacer de 
los jóvenes actores, que expresan con una 
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gestualidad muy cuidada los conflictos de 
los personajes y los procesos interiores 
ante determinadas situaciones, al tiempo 
que transmiten sentimientos mediante un 
trabajo muy orgánico. La interpretación 
de los actores resulta precisa y cuidada, 
sin embargo este montaje de Ivano» deja 
al descubierto las insuficiencias de un es-
tilo interpretativo que es la base pero que 
exige de una cierta evolución para adap-
tarse a los tiempos y gustos del especta-
dor contemporáneo. Por otra parte, este 
trabajo también ofrece cierta obsolencia 
y las miserias del teatro ruso actual en los 
planteamientos escenográficos y en los 
figurines naturalistas. La minuciosidad 
detallista, el abigarramiento de objetos, 
el espacio escénico construido con preci-
sión y de modo artesanal, acompañados 
de la falta de recursos económicos produ-
cen cierta sensación de presenciar un tea-
tro antiguo y en cierto modo artificioso. 
Estos elementos ligados a la puesta en es-
cena (escenografía, iluminación y vestua-
rio) necesitan de una profunda revisión 
en el actual teatro ruso, aunque no es fácil 
porque sería preciso cortar con una tradi-
ción que desemboca en un artificioso ma-
nierismo e incorporar, también, recursos 
económicos. 
Con los mismos fundamentos inter-
pretativos, el naturalismo, pero buscan-
do distintas vías se presentaron otros 
montajes de países del este. De Letonia, 
Alvis Hermanis —que este año estuvo 
en el Festival de Avinyó (Provenza) con 
Sonia—, trajo su última propuesta, El 
sonido del silencio, que se inscribe en una 
línea teatral por la que discurre un buen 
número de montajes de este director: 
los dos citados más Long life. Se trata de 
teatro sin palabras, con actores que par-
tiendo del psicologismo, crean persona-
jes diferentes que se mueven en escena 
con grandes dosis de hiperrealismo. Los 
conflictos se presentan partiendo de la 
colisión entre las heterogéneas formas de 
construir el personaje y los múltiples ob-
jetos por los que se interesan y son moti-
vo de su disputa y fuente de significación. 
Debajo de estos trabajos existe un texto 
a modo de partitura musical, que siguen 
los actores, en un espacio naturalista in-
tencionadamente recargado. El sonido 
del silencio, el título entresacado de una 
balada de Simon & Garfunkel, recuerda 
la vida en una comuna de unos jóvenes 
de los años sesenta: evocan tiempos de la 
utopía construida bajo el lema «Hagamos 
el amor y no la guerra».
Otro director ruso, Viktor Ryzhakov, 
con el Csokonai Teatro de Debrecen 
(Hungría), presentó una inteligente pro-
puesta escénica partiendo de La tempes-
tad, de Ostrowski. Concibe la puesta en 
escena de esta obra simbolista como un 
juego e intenta transmitir emotivamente 
al espectador las frustraciones de los per-
sonajes que no ven cumplidos sus deseos 
al interponerse en su camino una suerte 
de fuerza oculta o bien las interferencias 
de otros personajes. En un espacio escé-
nico cerrado por los muros blancos de 
una casa y con un canal de agua que se-
para al público del espacio de representa-
ción, para subrayar el alejamiento entre 
la realidad y la ensoñación, se suceden las 
escenas en diferentes lugares, indicados 
éstos por algunos objetos de referencia. 
En este espacio, los actores incorporan 
los distintos personajes combinando el 
naturalismo interpretativo con un cierto 
distanciamiento que les permite entrar y 
salir de los personajes. Además, Ryzhakov 
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dirige esta tempestad con un preciso sen-
tido del tempo, del ritmo, y al compás de 
la cadencia de la música que incorpora a 
la escena. El director, que también es un 
interesante autor teatral, demuestra en La 
tempestad, obra póstuma, como en traba-
jos anteriores, que es uno de los llamados 
a tomar el relevo a sus mayores, porque 
conoce las herramientas del trabajo tea-
tral y se sirve de ellas para realizar pro-
puestas creativas. 
En el plano simbolista el Teatr Stefana 
Jaracza de Lódz, presentó el siempre com-
plicado texto de Witold Gombrowicz La 
boda, con una versión acortada y simplifi-
cada. El director, Waldemar Zawodzinski, 
hace recaer el peso del montaje en el tra-
bajo actoral de Andrzej Wichrowski, que 
despliega un recital de energía y organici-
dad, bien respondido por los restantes in-
térpretes. Logra así una tensión escénica 
que obliga a los espectadores a interesarse 
por el complicado texto dramático, que 
necesita descodificar la abundante sim-
bología oculta en los oscuros parlamen-
tos de Gombrowicz.
El Teatro Bagatela de Cracovia, diri-
gido por Maciej Sobocinski, presentó la 
tragedia de Shakespeare, Otelo, sobre una 
discutible versión dramatúrgica, que alte-
ra de manera negativa en el desarrollo de 
la acción dramática. Después de aligerar 
n  La tempestad,	de	Ostrowski.	Dirección:	Viktor	Ryzhakov,	con	el	Csokonai	Teatre	de	Debre-
cen	de	Hongria.		
	 (Ramin	Gray.)
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con acierto los dos primeros actos, la ver-
sión mantiene como principal elemento 
temático los celos del moro de Venecia, 
pero obvia, o mejor deja en un segundo 
plano las maquinaciones de Yago para 
emponzoñar las relaciones entre Des-
démona y Otelo en beneficio propio, y 
realza el carácter seductor de ésta que se 
mueve en una ambigüedad entre deseos 
ocultos, mostrados al espectador, y actos, 
entre flirteos expresos y fidelidad a su 
marido. Este segundo tema ayuda al di-
rector a subrayar el tono erótico de todas 
las relaciones y a presentar a un Yago sin 
demasiados escrúpulos en sus relaciones 
con Blanca, la amante de Casio. 
La importancia que cobra este asunto, 
provoca en ocasiones un confuso dis-
tanciamiento entre el argumento de la 
tragedia que se sigue y la reescritura de 
algunas escenas para dar una intenciona-
lidad distinta a algunas escenas en las que 
aparecen las mujeres con Yago o algunos 
de sus amigos. Asimismo se simplifican 
los caracteres de algunos personajes; por 
ejemplo, Otelo se manifiesta entre dos 
extremos nada matizados, la desmesura 
o la simpleza teñida de ingenuidad; Yago 
se presenta extremadamente violento, 
sin que sus reacciones obedezcan a un 
crescendo de su temperamento; o Des-
démona insinuante y descarada, quizás 
como exteriorización de tendencias del 
subconsciente. Con este planteamiento 
temático y de personajes se externalizan 
excesivamente los conflictos y los com-
portamientos, resintiéndose la verdad es-
cénica. La estructura dramática, asentada 
en este planteamiento, transcurre me-
diante la sucesión de escenas yuxtapues-
tas (no concatenadas) y con el abuso de 
escenas de dos personajes para explicar 
antecedentes o preparar acciones siguien-
tes. Asimismo los cambios de los acceso-
rios de la escena y la concesión, por parte 
del director, de una excesiva importancia 
a lo secundario provocan innecesarias 
rupturas y algunos tiempos muertos, por 
lo que se resiente el ritmo de la acción 
dramática. 
Pese a estos inconvenientes, derivados 
en buena medida de la desacertada ver-
sión, se aprecia en esta propuesta —como 
en otras del teatro polaco actual— una 
evolución hacia formas de hacer teatro 
más acordes con el tiempo presente: el 
trabajo sigue sustentado por un riguroso 
trabajo actoral que les permite andar en 
la buena dirección; al tiempo, se observan 
intentos por alejarse de las reproduccio-
nes naturalistas en la escenografía y en los 
códigos interpretativos, y por una utiliza-
ción intencionada de la luz. Esta desvia-
ción del acartonado y manierista natura-
lismo psicologista les permite presentar 
montajes muy acordes con los aíres tea-
trales del siglo xxi, donde no estorban los 
principios de actuación, ni los distintos y 
diferenciados métodos, pero que necesi-
tan de una renovación en la que el teatro 
alemán está marcando una interesante 
trayectoria, con propuestas a veces polé-
micas, como la ya comentada de Nübling, 
pero que aportan novedad, al margen de 
los mayores o menores aciertos o de los 
excesos que puedan cometerse.          
 
